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Podobe smrti v poeziji Louise Glück: Onkraj noči 
Diplomska naloga poskuša osvetliti podobe smrti, kot jih najdemo v slovenskem 
izboru poezije Louise Glück z naslovom Onkraj noči. Naloga izpostavi podobo 
smrti, kot se je pojavljala skozi zgodovino filozofije in literature, opozori na 
značilnosti poetike Louise Glück, nadalje pa v svojem osrednjem delu analizira 
devetnajst izbranih pesmi iz izbora Onkraj noči, ki se nanašajo na temo smrti. 
Pri tem ugotavlja, da pesnica v svojih pesmih o smrti najpogosteje govori skozi 
podobo izgube bližnjega, prav tako pa govori tudi o neumrljivosti duha, smrti 
kot svobodi, smrti iz ljubezni, želji po preživetju, neizogibnosti smrti ter strahu 
pred smrtjo. Pesnica motiviko izraža skozi pripovedni slog in refleksijo, redkeje 
skozi prispodobe. S svojo poezijo se bori proti pozabi. 
Ključne besede: Louise Glück, poezija, smrt, izguba, neumrljivost duha. 
 
Abstract 
The images of death in the poetry of Louise Glück: Onkraj noči 
The assignement presented tries to shed light on the images of death as we 
find them in Slovenian selection of Louise Glück’s poetry called Onkraj noči. It 
focuses on the image of death during the history of philosophy and literature, 
stresses the characteristics of Louise Glück’s poetics and further on analizes 
nineteen poems from the selection that talk about death. It finds out that the 
most common image of death in Glück’s poems is the loss of a close person 
but she also talks about the immortality of spirit, the death as freedom, the death 
from love, the strive towards survival, the inevitability of death and the fear 
before death. The poetess expresses the death motifs through narrative style 
and reflexion, more seldom through metaphors. With her poetry she fights the 
oblivion. 
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Kaj pove o neki določeni temi način, kako si se z njo prvič srečal? Verjetno nič 
zares relevantnega, gre za splet najprej naključij in nato lastne radovednosti, ki 
porodi določene miselne asociacije. Z imenom Louise Glück sem se prvič 
srečala v srednji šoli, ob izdelavi raziskovalne naloge o slovenskem pisatelju 
(in še čem) Nejcu Gazvodi, ko sem nekje prebrala, da je Američanka Louise 
Glück ena izmed njegovih najljubših pesnic. Od takrat naprej je ime ostalo, 
raziskovalne dejavnosti pa so vse do danes zajadrale v smeri drugih šolskih in 
študijskih obveznostih. Z marsikaterim imenom se mi je zgodilo podobno, po 
prvem srečanju se je potopilo v predal poznanih imen, a samo imen, potem pa 
ponovno privrelo na plan, ko je čas prinesel s seboj nov, še nezaseden prostor. 
Tako tudi z Louise Glück, tokrat ob času diplomske naloge. Louise Glück, o 
kateri se v slovenščini da prebrati le izbrane pesmi in en esej in katere pesniške 
zbirke so pri nas v celoti nedostopne, o tej ženski s priimkom, ki sam zase zveni 
banalno, a ob njenem imenu nikoli, o ženski, ki se je učila ̋ ne imeti jaza˝ (Glück, 
Onkraj 160), da bi lahko ˝govorila veliko praznino˝ (Glück, Onkraj 151). Louise 
Glück se s poezijo ukvarja že več kot petinštirideset let. Veronika Dintinjana 
pesnico na platnicah knjige njene poezije označi za enega vodilnih glasov 
sodobne ameriške poezije. Stanley Kunitz, dolgoletni učitelj Louise Glück, je na 
hrbet njene druge knjige zapisal, da gre za ˝pesmi, stkane iz zraka in ognja, z 
neverjetno močjo, ki postavlja na laž njihovo krhkost. Zakoreninjene so v 
pokrajini in vremenu, in vedno bolj v zasebnosti srca. Vse, česar se dotakne, 
se spremeni v glasbo in legendo.˝ (Glück, Onkraj [platnice]) 
 
In zakaj ravno smrt kot tematski fokus? V veliki meri zato, ker sem se s tematiko 
ukvarjala že v preteklosti in ker me smrt, kot največja skrivnost našega 
(ne)bivanja, zelo intrigira. Tudi to, kako se z neujemljivostjo tega pojma, tega 
največjega dejstva, ukvarjajo drugi, predvsem v besedi, ki velja za splošno in 
večno, v pesniški besedi. 
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V pričujoči nalogi se bom zato ukvarjala s podobami smrti, kot jih najdemo v 
slovenskem izboru iz obsežnega opusa Louise Glück, ki ga je leta 2011 opravila 
Veronika Dintinjana in ga poimenovala Onkraj noči. Izšel je pri zbirki Nova lirika. 
Vključila je pesmi iz desetih pesničinih zbirk in en esej (pesnica je sicer doslej 





2. LOUISE GLÜCK: BIOGRAFIJA 
 
Louise Elisabeth Glück se je rodila 22. aprila 1943 v New Yorku. (Glück, Onkraj 
167) Njen oče Daniel, poslovnež in nesojeni pisatelj, je potomec madžarskih 
Judov, mati Beatrice pa je diplomirala na enem prvih ameriških kolidžev za 
ženske, Wellesley. (Ibid.) Louise je imela starejšo sestro, ki pa je kmalu po 
rojstvu umrla, kar je družino močno zaznamovalo. Nekaj let po Louisinem 
rojstvu se rodi njena mlajša sestra Tereze Margarete, s katero sta odraščali na 
Long Islandu. (Ibid.)  
Med letoma 1957 in 1961 je Louise obiskovala srednjo šolo Georgea W. 
Hewletta ter v zadnjem letniku resno zbolela za anoreksijo. (Glück, Onkraj 167) 
Takrat je tudi začela obiskovati psihoanalitika, h kateremu je hodila sedem let. 
Starši so jo tudi izpisali iz šole. (Ibid.) 
Louise Glück ustvarja verze, ki si bili opisani kot tehnično precizni, občutljivi in 
prodorni. V svojem delu deli svoje najbolj intimne misli o skupnih človeških 
temah, kot so ljubezen, družina, medčloveški odnosi in smrt. (Biography.com 
Editors, spletni vir) R. D. Spector v Saturday Review zapiše (ibid.), da Glück 
zahteva bralčevo pozornost in ukazuje njegovo spoštljivost. Njena poezija je 
intimna in tudi pravljična, arhetipska. V njenih delih lahko opazimo vplive 
Stanleya Kunitza, pod okriljem katerega je Glück delovala v 60. letih, ko je 
obiskovala Univerzo Columbia, pa tudi zgodnjih del Roberta Lowella. Njena 
dela prežema tudi nota konfesionalnih pesnic Sylvie Plath in Anne Sexton. (ibid.) 
Spletna enciklopedija Brittanica Louise Glück opiše kot pesnico, katere želja po 
soočenju z grozljivim, težkim in bolečim rezultira v delu, okarakteriziranim z 
uvidom in skrajno izpovednostjo. (Editors of Encyclopaedia Britannica, spletni 
vir) Po tem, ko je Louise Glück obiskovala kolidž Sarah Lawrence in Univerzo 
Columbia, je učila poezijo na številnih uglednih ameriških univerzah, kot sta 
Harvard in Yale. Njena prva zbirka pesmi, Prvorojene (1968) je vzbudila 
različne odzive. Nekateri so se zgražali nad njenim tonom, medtem ko so drugi 
hvalili njen nadzor nad jezikom in izvirno rabo rime in metruma. Tudi njena 
druga zbirka Hiša na barju (1975) kaže veliko mojstrstvo. V njej je Glück začela 
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uporabljati tudi mitološke motive, ki se v njeni kasnejši poeziji pojavijo še 
večkrat. 
Skozi njeno kariero se je Glück večkrat zgodilo, da je doživela obdobja velike 
produktivnosti, katerim so sledili meseci ali celo leta tišine. Njena naslednja 
knjiga, Pojemajoča postava, ni izšla vse do leta 1980. (Louise Glück Biography 
- Academy of Achievement, spletni vir) Kot gostujočo urednico jo takrat povabijo 
k urejanju zbirke National Poetry Series. Istega leta ji aprila v požaru zgori hiša
－dogodek, ki se kot tema pojavi v eni od poznejših pesniških zbirk. (Glück, 
Onkraj 168)  
Njena naslednja knjiga, Ahilovo zmagoslavje (1985), je nadaljevala z uporabo 
mitoloških motivov. Knjiga je bila dobro sprejeta in je dobila nagrado National 
Book Critics Circle Award. (Louise Glück Biography - Academy of Achievement, 
spletni vir) Istega leta ji umre tudi oče, ki je pokopan na judovskem pokopališču 
Mount Ararat na Long Islandu. 1986 prejme nagrado Sare Teasdale, leto 
pozneje pa nagrado časnika Boston Globe. (Glück, Onkraj 169) Znova prejme 
štipendijo Guggenheimovega sklada, leto pozneje pa ponovno tudi štipendijo 
nacionalnega sklada za umetnost. 
Ararat (1990) pomeni veliko tranzicijo v pesničinem delu. Bolj kot da bi knjiga 
prikazovala različne pesmi o raznih temah in okoliščinah, Ararat predstavlja 
trajen portret določenih likov－treh žensk, ki se soočajo s smrtjo očeta in moža. 
Čeprav je knjiga ob svojem času dobila mešane kritike, je vseeno prejela 
nagrado Bobbit Prize Library of Congress in je eno izmed najbolj občudovanih 
del Louise Glück. (Louise Glück Biography - Academy of Achievement, spletni 
vir) 
Leta 1993 Glück prejme Pulitzerjevo nagrado za pesniško zbirko Divja perunika 
(1992). Kolidž Williams ji 1993 podeli častni doktorat iz književnosti, istega leta 
pa uredi tudi izbor najboljše ameriške poezije za tekoče leto. (Glück, Onkraj 
170) Njena kasnejša dela so še Livade (1996), Vita nova (1999) Sedem dob 
(2001), Averno (2006) in Vaško življenje (2009). V Avernu Glück uporabi  
motiv mita o Perzefoni, Vaško življenje pa se od njenega dotedanjega sloga 
precej odmakne, saj razkošno opisuje življenje v majhnem mediteranskem 
mestecu. Njena zadnja zbirka Faithful and Virtuous Night (2014) se ukvarja s 
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smrtnostjo in nočno tišino in je prejela National Book Award. (Editors of 
Encyclopaedia Britannica, spletni vir) 
Louise Glück je bila dvakrat poročena, iz prvega zakona ima tudi sina Noaha. 
Izdala je tudi dve zbirki esejev: Dokazi in teorije (1994) ter American Originality 










3. POETIKA LOUISE GLÜCK 
 
Veronika Dintinjana, prevajalka pesmi Louise Glück v slovenščino, o pesnici 
zapiše (Glück, Onkraj [platnice]): 
»To je glas, kakor so bili glasovi, preden smo imeli imena za stvari. Pripoveduje 
mite in zgodbe, a ne ostane ujet v zgodbe, slika podobe, a ne ostane v podobah, 
govori s čustvi, samo zato, ker ostajajo čustva pred logiko, pred razmišljanjem, 
pred iskanjem resnice, pred ustvarjanjem potvarjanja zaznav, pred utvaro 
svobode. Vseskozi pa je to glas, ki govori o vsakdanjih stvareh, o tem, kaj nam 
dela življenje in kaj mi delamo njemu.« 
 
Slog Louise Glück je preprost in pripoveden ter precej filozofski. Njene pesmi 
redko vsebujejo bogato metaforiko, pomen je večinoma prenesen le takrat, ko 
celotno pesem osnuje na katerem izmed mitov. Velikokrat njena poezija 
vsebuje pomensko močne stavke, predvsem v zaključkih, ki bi jih lahko označili 
za njeno mojstrovino. Njene pesmi so ponavadi večkitične, nekatere celo 
večdelne, najpogostejša pesniška prvina pa je verzni prestop. 
Motivi in teme, ki se pojavljajo v njeni poeziji variirajo od družinskih odnosov, 
materinstva, ločitve, poraza, osamljenosti, izgube in vse do smrti. Jezik Louise 
Glück je preprost, tehnično precizen ter neposreden, pogosto ga odlikuje humor. 
Pesmi Glück so prepojene z njenimi lastnimi življenjskimi travmami, od 
bolehanja za anoreksijo do smrti očeta, smrti starejše sestre in požara, v 
katerem je zgorela njena hiša. 
Joanne Feit Diehl v začetnih stavkih uvoda k zborniku prispevkov na temo 
poezije Louise Glück (Feit Diehl, ur. On Louise Glück, 2005) pove, da pesnico 
zaznamujejo pretanjeni psihološki momenti, ki so ujeti s skromnostjo pesničine 
dikcije. (Feit Diehl 1) Preprostost in nesentimentalnost je nekaj, kar Glück 
pripisuje še več raziskovalcev. Feit Diehl Glück pripiše ˝neodvisne strukture, 
poseljene z brezimnimi in pogosto prikaznim podobnimi formami, ki se kažejo 
v arhaičnih ali brezčasnih premikih in ne vsebujejo referenta˝ (Feit Diehl 2). 
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Po mnenju Cirila Berglesa (Bergles 175) je Louise Glück osredotočena 
predvsem na tisto poezijo, ki se posveča resnemu raziskovanju življenja in 
jezika. Njene pesmi so melanholične in lirične, z raznimi polnimi pomenskimi 
odtenki, ritem pa je enako nabit s čustvi kot besede same. (Bergles 176) 
 
V knjigi esejev Dokazi in teorije Glück zapiše (v Bergles 177): 
»Zanimajo me elipsa, neizrečeno, sugestija, jasnost, nameren molk. Po mojem 
ima neizrečeno veliko moč: često si želim, da bi celo pesem napisala v takem 
jeziku. To je na primer analogno nevidnemu, moči ruševine, poškodovanemu 
ali nedokončanemu umetniškemu delu. Ta dela neizogibno merijo na večjo 
skladnost, vznemirjajo, ker niso celovita /.../ Zdi se mi, da je to, kar pričakujemo 
od umetnosti, vključiti lastnost in moč nedokončanega.« 
 
Za njeno začetno zbirko Prvorojene je značilen položaj govorca v temačni, celo 
nekako bolni pokrajini. (Morris 3). Situacije so bolj avtobiografske kot v 
pesničinih kasnejših zbirkah, ton, v katerem lirski subjekt odgovarja svetu, pa 
je poln grenkobe, razočaranja in celo gnusa nad tem, kako ga tretirajo ljubimci, 
zdravniki in družinski člani. (Ibid.) V njeni prvi knjigi se tako srečamo z 
morbidnimi temami, a s stilom, ki ga Morris (4) označi za ˝pirotehničnega˝ in 
takšnega, ki je poln preseganj. 
V zbirki Hiša na barju naj bi Louise Glück našla svoj prepoznaven glas. Gre za 
knjigo o materinstvu, ki je polno življenja, podobe simbolizirajo raj. Kljub temu 
pa se srečamo z motivi žetve, kar naj bi opozarjalo na avtoričino zavedanje 
smrtnosti, izgubo nedolžnosti ter zamenjevanje realnega sveta z njegovim 
odsevom v pesniškem svetu. (Ibid.) 
V Pojemajoči postavi so v ospredju biblični motivi stvarjenja, prav tako pa tudi 
strah pred tem, da bi pesnico zapustili mož, sin in sestra. Srečamo se tudi s 
podobo umirajočih otrok. Njena naslednja zbirka, Ahilovo zmagoslavje, je 
nekako prelomna, saj med drugim tlakuje pot značilnemu glasu njenih 
naslednjih treh zbirk, Ararata, Divje perunike in Livad. V Ahilovem zmagoslavju 
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Glück prvič poskuša svoji izkušnji dati obliko mita. (Morris 5) Tematsko se v 
zbirki ukvarja z tveganjem ljubiti nekaj, za kar veš, da je izgubljeno. 
V zbirki Ararat se ponovno srečamo s podobami narave, a tudi s stilistično 
transformacijo. (Morris 7) Zbirko ključno zaznamujeta dve smrti, očetova in smrt 
starejše sestre, ton pa je temu primerno redkobeseden in zaznamovan z 
otopelostjo emocij lirskega subjekta. Tudi oblike pesmi v zbirki kažejo, da je 
pesnica zmožna komajda kaj reči; verzi so kratki in se prelamljajo na 
nepričakovanih delih, drža pa je očitno zadržana. 
V Divji peruniki najdemo odseve podob narave iz Hiše na barju ter izgube očeta 
v Araratu. Sekularne podobe in družinske težave, ki jih najdemo v prejšnjih 
zbirkah, tukaj zamenja soočenje s smrtnostjo in kompleksno raziskovanje 
eshatoloških misterijev. (Ibid.) Pesnica piše kroniko o svojem porazu in se hkrati 
posveča poveličevanju izgubljenih stvari. Njen cilj je najti izhod iz trpljenja. 
(Atkins 172).  
Zbirka Livade na parodičen način prepleta družinsko zgodbo sodobne ameriške 
družine z zgodbo o Odiseju. V delu Vita nova Glück nato piše o selitvi, zgoreli 
hiši in travmi nedavne ločitve (Morris 8), v zbirki Sedem dob pa ne najdemo več 
mitskih podob, kot smo jih bili vajeni iz njenih prejšnjih zbirk, temveč smo 
namesto tega soočeni z osebno perspektivo petdesetletnice. V pesmih pogosto 
najdemo motiv nekakšnega tekmovanja s sestro in spomina na njuno otroštvo 
na Long Islandu. V Avernu se Glück vrne k močnejšemu in bolj direktnemu 
glasu. (Morris 10) Jedrnat, lakoničen ton te zbirke implicira govorca, ki se počuti 
povsem odrezano od vsakodnevne človeške izkušnje. Bolj se približa kozmični 
tišini smrti kot pa petju ptic in ostalim zvokom življenja. (Morris 11) 
 
O smrti pa Glück piše v svojem kratkem eseju Death and Absence (Smrt in 
odsotnost) (Glück, Proofs 125). Ko govori o pesmi, ki jo je napisala kot 
petnajstletnica, The Racer’s Widow, zapiše: ˝Od začetka sem želela govoriti o 
smrti, prav tako sem se od začetka instinktivno identificirala z zapuščenim, 
ovdovljenim, z vsemi figurami, ki so ostale nekje zadaj.˝ (Ibid.) Zapiše tudi 
(Glück, Proofs 127):  
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»Vedno sem bila, tako ali drugače, obsedena s sestrami, tako z umrlo kot še 
živečo. Mrtva sestra je umrla, preden sem se rodila. Njena smrt ni bila moja 
izkušnja, a njena odsotnost je bila. Njena smrt je dovolila moje rojstvo. Samo 
sebe sem videla kot njen nadomestek, ki je v meni rodil globoko obvezo do 
moje matere /.../ prevzela sem krivdo in odgovornost preživelega.«  
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4. O SMRTI 
 
Albert Camus je v svojem delu Mit o Sizifu smrt, natančneje samomor, označil 
za edini resen filozofski problem (Camus 23), psiholog Anton Trstenjak pa o 
njej govori kot ˝(po rojstvu) najusodnejšem, se pravi najodločilnejšem dogodku 
človeškega življenja˝ (Trstenjak 6).  
 
SMRT V FILOZOFIJI 
Pojmovanje smrti se je od antike pa do današnjega veka precej spremenilo. 
Določene filozofske struje ali posamezni filozofi so smrt pojmovali vsak na svoj 
način. Lahko bi rekli, da danes vlada nekakšen strah pred smrtjo, tudi ˝groza 
pred popolnim uničenjem˝ (Critchley 13), ko smo ljudje smrt odrinili iz svojega 
življenja in jo začeli pojmovati kot nekakšen nepotreben, grozen privesek, ne 
pa kot nujen in morda celo pomirljiv dogodek naše biti. Filozof Simon Critchley 
pri tem izpostavlja (Critchley 13), da smrt po eni strani zanikamo in zato 
brezglavo drvimo v izpraznjene užitke pozabe in omame, prav tako pa si 
brezsmiselno kopičimo denar in imetje. Po drugi strani (ibid.) pa nas groza pred 
popolnim uničenjem vodi k veri v čarobne načine odrešitve, pri čemer verujemo 
v obljube nesmrtnosti, ki nam jih ponujajo tako tradicionalne religije kot 
novodobni sofizmi. 
Pri našem dojemanju smrti igra filozofija pomembno vlogo. Že v antiki je veljalo, 
da ˝filozofirati, pomeni učiti se umirati˝－filozofija je torej pomagala, in bi morala 
tudi danes, človekovi pripravi na smrt. To pomeni, kot pravi Critchley (14), da 
filozof zre smrti v oči in je dovolj močan, da reče, da smrt ni nič hudega. 
Paradigmatičen primer takšnega filozofa je bil Sokrat, ki je zahteval, naj bo 
filozof v soočenju s smrtjo veder (ibid.) Zapisal naj bi celo, da ˝pravi filozofi 
naredijo iz umiranja svoj poklic˝ (ibid.). Gre torej za to, da skozi filozofijo 
sprejmeš svojo smrt kot nujno, to pa narediš premišljeno in pogumno. 
Eno najzanimivejših antičnih pojmovanj smrti je bržkone Epikurjevo. V 
njegovem pismu Menojkeju najdemo znamenito misel: ˝Najsrhljivejše zlo, smrt, 
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nima ničesar z nami; dokler namreč smo, smrti ni (tu), ko pa pride, tedaj nas 
ni.˝ (Senegačnik 159) Gre torej za misel, da smrti kot take na neki način ni, 
dokler smo živi, takrat ko pa pride, pa je niti ne moremo doživeti, saj smo že 
mrtvi. Na nas torej nima nobenega posebnega učinka (če odmislimo morebitno 
trpljenje, ko umiramo). Epikur je zanikal, da je smrt zlo, s tem pa je želel ljudi 
potolažiti in jih osvoboditi strahu pred smrtjo, za časa življenja pa jih raje 
usmeriti v tosvetne užitke. 
Stoik Seneka je mnenja, da filozof uživa dolgo življenje prav zato, ker ga ne 
skrbi njegova kratkost. (Critchley 109) Edina nesmrtnost, ki nam jo lahko ponudi 
filozofija je ta, da nam dovoli poseliti sedanjost, neobremenjeno s skrbjo za 
prihodnost (Ibid.). Filozof je torej tisti, ki ga ne vežejo takšne meje, kot 
obvezujejo druge. Filozof preteklost zaobjame v spominjanju, sedanjost 
izkoristi, prihodnost pa pričakuje z veseljem. Zato, ker tako združuje vse dobe, 
je obdarjen z dolgim življenjem. (Ibid.) Za stoike, kot je Seneka, je človek zmes 
duše in telesa, pri čemer je smrt ločitev enega od drugega. V trenutku smrti se 
človek vrne v makrokozmos, v univerzalno in v bistvu božansko substanco. 
(Cricthley 110) 
Smrt tematizira tudi Albert Camus v svojem eseju Mit o Sizifu. Vprašanje o tem, 
ali nadaljevati svoje življenje ali ne, postavlja pred vse drugo, pri tem pa 
izpostavi primer Galilea, ki je v znani zgodbi življenje jasno postavil kot svojo 
največjo vrednoto, celo pred znanstveno resnico. Camus sodi, da je med vsemi 
vprašanji najbolj nujno ravno vprašanje o smislu življenja. (Camus 23) Nadalje 
svojo razpravo razvije v okviru vprašanja o samomoru, pri tem pa se dotakne 
človekovega občutja absurdnosti. Občutek absurdnosti je ločenost človeka od 
njegovega življenja, kot pravi Camus, igralca od njegovega prizorišča in je 
nedvoumno povezan z željo po ničnosti. (Camus 25) Tema njegovega eseja je 
ravno razmerje med absurdnim in samomorom, pri čemer se sprašuje, kaj je 
natančna mera, v kateri je samomor rešitev za absurdnost. Kot tipično 
˝izmikanje˝ smrti pa Camus navaja upanje (27). Ponavadi gre za upanje v drugo 
življenje, ki si ga je treba zaslužiti, ali življenje za neko veliko idejo, ki tega na 
ta način povzdiguje in mu daje smisel (Ibid.) 
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Paul Ricoeur v svoji meditaciji o smrti, zbrani v delu Živ vse do smrti; in 
Fragmenti izpostavi, da obstajata dve stvari, ki ju je v življenju težko sprejeti: 
prva je dejstvo, da smo umrljivi, in druga, da ne moremo biti ljubljeni od vseh 
(Ricoeur 8). V delu obravnava nezmožnost predstave o tem, kaj in kje so zdaj 
naši umrli bližnji, nezmožnost predstavljati si samega sebe mrtvega in 
brezoblični značaj nedoločne mase mrtvih, ki so kot okuženi s smrtjo kot morilko 
(ibid.). Zavrača predstavljanje nekakšnega onstranstva ter objektiviranje sveta, 
ki bi bil za smrtjo, pri tem pa nas napoti proti določenemu tostranstvu našega 
sveta in življenja, ki sta edino, kar imamo. (Ricoeur 9) Pri tem loči tri glavne 
pomene, ki jih je v zvezi s smrtjo potrebno ločevati. 1. najprej pride srečanje s 
smrtjo bližnjega, pri čemer se poraja vprašanje ali ta dotični še vedno eksistira. 
Kje in kakšen je ta drugod? (Ricoeur 34) 2. drugi pomen je povezan z besedo 
˝smrt˝. Umiranje je kot dogodek, tisto, kar imenujem umirajoči, pa je takšen le 
za tistega, ki ga pri umiranju spremlja. Pri tem si ta tudi sebe predstavlja kot 
umirajočega. (Ricoeur 39) 3. pomen je določitev smrti same kot delujoče osebe. 
Pri tem se nagiba k prepričanju, da se poosebljena smrt, ki deluje in uničuje, 
pojavlja v imaginarnem do te mere, da se že umrli mrtvi in umirajoči, ki šele 
bodo mrtvi, ne razlikujejo več. (Ricoeur 52) 
Vplivno razmišljanje o smrti je v svojem delu Bit in čas razvil tudi Martin 
Heidegger. Osnovna ideja Biti in časa je po Critchleyu (Critchley, spletni vir) 
preprosta: bit je čas in čas je končen. Za človeška bitja se čas konča z našo 
smrtjo. Če torej hočemo razumeti, kaj pomeni biti avtentično človeško bitje, je 
ključno, da naše življenje konstantno projiciramo na obzorje smrti (ibid.) 
Heidegger takšno naravnanost poimenuje ˝biti-k-smrti˝. Če je naša bit končna, 
potem je lahko avtentično človeško življenje prepoznano samo v svojem 
soočenju s končnostjo in v tem, da poskuša iz dejstva naše lastne smrti ustvariti 
neki smisel. Umrljivost je tisto, v odnosu do česar oblikujemo naše sebstvo. 




SMRT V LITERATURI 
Brane Senegačnik na vprašanje, zakaj sploh govorimo o smrti in zakaj o njej 
govori tudi poezija, odgovarja s tem, da je človek jezikovno bitje, ker je jezik 
eno izmed njegovih temeljnih določil (Senegačnik 162). Tudi zato, ker je 
resničnost smrti, četudi nedosegljiva za časa življenja, ves čas tu, v življenju, 
čeprav na neopisljiv način. In prav ta neopisljivost, jezikovna, miselna in 
vsakršna nedosegljivost, zahteva odločitev, pri tem pa pušča odprti dve 
možnosti: pozabiti ali govoriti o neizrekljivem. Ta druga možnost je poezija, je 
ena izmed najintenzivnejših oblik takega govorjenja － je možnost takega 
govorjenja. (Ibid.) 
Razmerje s smrtjo je vedno paradoksno, pravi Senegačnik (166)－ker je ne 
glede na naše hotenje nemogoče, po drugi strani pa smo tako ali drugače 
vedno v stiku z njo. Gre za nekakšno odsotno prisotnost smrti. Najboljša poezija 
o smrti, po Senegačnikovem mnenju (167), vsebuje določeno mero. Gre za to, 
da se, po Ricoeurju, imaginarnemu ne odreče, ga pa ohranja v njegovi izvorni 
strugi. 
Ob različnih primerih tega, kako so literati govorili o smrti, se lahko najprej 
dotaknemo irskega pesnika Williama Butlerja Yeatsa, ki si je v svojih pesmih v 
odnosu do smrti prizadeval za optimizem (Grošelj 100). Šlo naj bi za obrambni 
mehanizem; v smrti je namreč videl izjemno grožnjo nepovratnega izničenja, 
zato je poskušal to grožnjo ublažiti z iskanjem rešilnih izhodov. V svoja 
razmišljanja o smrti je tako vpletal najrazličnejše podobe, ki človeku dajejo 
upanje, denimo podobe reinkarnacije. (Grošelj 101) Grošelj v svojem članku pri 
tem po Pruitt in Pruitt navaja šest pozitivnih podob smrti, kot jih najdemo pri 
Yeatsu. Gre za: smrt kot utvaro, smrt kot priložnost za herojsko gesto, smrt kot 
prehod v polnokrvno življenje, smrt kot transfiguracijo, smrt in reinkarnacijo ter 
smrt, s katero nič ne premine. 
Njegovi verzi, ki so pri tem pomenljivi, so na primer sklepni verzi pesmi Smrt 
(1933), kjer zapiše: ˝/.../ samo posmeh ima / za prekinitev daha; / do mozga 
smrt pozna－/ saj človek sam jo ustvarja.˝ (Ibid.) 
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V nekaterih njegovih pesmih smrt pomeni prehod v ekstatično, skrajno 
intenzivno življenje in doživljanje, ki ga je Yeats povezoval z nadnaravnim 
svetom vilinskega ljudstva. (Grošelj 102) 
Refleksijo o smrti je v svoja dela vključil tudi Rainer Maria Rilke. Po njegovem 
prepričanju, kot ga v spremni besedi k delu Zapiski Malteja Lauridsa Briggeja 
opisuje Niko Grafenauer, je smrt nekaj docela samoumevnega in celo bližnjega, 
saj predstavlja zgolj eno izmed zakonitosti sveta, s katerimi mora človek živeti 
v skladu in pomirjenju (Grafenauer 213). Od tod tudi izvira Rilkejevo značilno 
pojmovanje ˝lastnega življenja˝ in ˝lastne smrti˝. V Zapiskih Malteja Lauridsa 
Briggeja je ta smrt nakazana z monumentalnimi potezami (ibid.). Rilke v 
zgodnejših delih smrt opisuje kot nekaj groznega, težkega in tujega 
(Grafenauer 227), pod vplivom nemške romantike, zlasti Novalisa, pa se 
Rilkejev odnos do smrti začne spreminjati. Smrt iz transcendentnega postulata 
preide v imanenco življenja, kjer je njen edini kreator človek sam (ibid.) 
Ko govorimo o odnosu do smrti, kot so ga prikazali pesniki in pisatelji, je 
pomenljiv tudi konec Tolstojevega dela Smrt Ivana Iljiča, ko naslovni junak 
umira. Njegove besede izpostavijo zanimivo pojmovanje smrti: ˝Iskal je svoj 
prejšnji strah pred smrtjo in ga ni našel. Kje je? Kakšna smrt? Strahu nobenega, 
kajti tudi smrti ni bilo.˝ (Tolstoj 74) Za Ivana Iljiča je smrt pomenila umiranje, 
trenutke, ko je prežet z mukami čakal na svoj konec. Ko pa je nastopila smrt 
kot taka, pa le-te več ni bilo. 
Josip Vidmar, slovenski literarni kritik, esejist in politik o smrti lepo zapiše 
(Trstenjak 53): 
 
»Kaj je smrt? ... Vsak živi stvor se ji upira ... Ali priznaš smrt kot odhod v nič, 
ali, kakor pravi eden naših pesnikov, v manj kot nič, ali pa se odločiš za vero v 
neumrljivost duše [...] Smrt vsekakor pomeni usodno preselitev v neznano in 
neznansko ... Vsaka, zlasti pomembnejša selitev nas že v življenju čustveno 
prizadeva ... Pa pride ura, ko je treba dati vsemu temu slovo in se pripraviti na 
selitev za vekomaj. Kam, kaj te čaka tam? In moraš si odgovoriti ... Kako pa 
poteka umiranje in smrt v resnici, ne more vedeti nihče.« 
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Na danih primerih lahko torej vidimo, da se smrt v literaturi pojavlja na različne 
načine. Kot je zapisal Josip Vidmar, smrt pomeni nekaj neznanega, a, kot pravi 
Senegačnik, pomeni tudi nekaj, kar je zmeraj tukaj in s čimer zaradi njene 
izmuzljivosti težko vzpostavimo neki odnos. Gre za njeno večno odsotno 
prisotnost. Za Ivana Iljiča smrti kot take sploh ni bilo, smrt mu je ponazarjalo 
zgolj umiranje. Za Rainerja Mario Rilkeja je smrt lastna vsakemu posamezniku, 
gre za to, da si boš svojo lastno smrt skreiral sam. Ni nekaj tujega, 
onstranskega, temveč je tukaj, je del našega življenja. Podobno, da je smrt 
nekaj, kar ustvarjamo sami, zapiše tudi Yeats. V danih primerih se literati tako 
nagibajo k temu, da bi smrt nekako demistificirali, jo naredili življenjsko in trdili 
bi lahko, da je nekaj podobnega potrebnega tudi v današnjem, modernem času, 
ko smo smrt odrinili nekam na stran in iz nje naredili popolno tujko. Tudi zato je 
potrebna poezija, saj, po Senegačnikovem mnenju, pomeni možnost 




5. ANALIZA IZBRANIH PESMI 
 
V izboru poezije Onkraj noči najdemo pesmi iz avtoričinih desetih zbirk poezije. 
Iz zbirke Hiša na barju (1975) je v izbor vključena ena pesem, iz zbirke 
Pojemajoča postava (1980) tri, iz Ahilovega zmagoslavja (1985) pet, iz zbirke 
Ararat (1990) enajst, iz Divje perunike (1992) trinajst. Iz izbirke Livade (1996) 
najdemo v izboru deset pesmi, iz Vita nova (1999) deset, iz zbirke Sedem dob 
(2001) sedem, iz Averna (2006) šest ter iz zbirke Vaško življenje (2009) sedem 
pesmi. Vseh pesmi v izboru Onkraj noči je triinsedemdeset. Najštevilneje je 
torej zastopana zbirka Divja perunika, za katero je avtorica dobila med drugim 
tudi Pulitzerjevo nagrado. 
Ne preseneča, da se je prevajalka Veronika Dintinjana odločila, da bo najbolj 
zastopana zbirka v slovenskem prevodu prav Divja perunika. Gre namreč za 
zbirko, ki jo nekateri označujejo kot najboljšo zbirko Louise Glück. Znotraj zbirke 
se je Dintinjana odločila vključiti tri pesmi Jutranjice, dve Večernici (v zbirki se 
pojavljajo pesmi z istim naslovom) ter osem pesmi, ki so napisane s perspektive 
cvetlic. Dintinjana je s tem izbor iz Divje perunike smiselno zaokrožila. 
Zanimivo je, da v izbor ni vključila nobene pesmi iz pesničine prve zbirke 
Prvorojene. Čeprav je temu morda tako, ker gre za prvenec, v katerem so 
pesniški glasovi pogosto še neizčiščeni, bi kakšna izbrana pesem lahko služila 
za primerjavo med pesničinim najzgodnejšim in nato zrelejšim glasom. 
Najštevilneje so tako zastopane zbirke iz pesničinega srednjega obdobja, z 
Divjo peruniko in Araratom na čelu. Skop je tudi izbor iz zbirke Hiša na barju, ki 
ga označujejo za tisto delo, v katerem se glas Louise Glück že izkristalizira. 
Ena pesem je morda premalo, da bi si o zbirki in njenem mestu v pesničinem 
opusu ustvarili potrebno predstavo. 
Tematsko izbor zajema raznolika področja. Pesmi, ki govorijo o smrti je kar 
veliko, nekoliko manj kot polovica. Ostale pesmi govorijo o družini, materinstvu, 
mitskih likih, samih ali pa v povezavi s sodobnimi liki, podobah vsakodnevnega 
življenja ali pa spominih na otroštvo. Bi morda lahko trdili, da je izbor preveč 
temačen? Ne, saj ne gre za njegovo morebitno pomanjkljivost, temveč za 
pristen odraz tematik, s katerimi se Louise Glück v svojih pesmih ukvarja. 
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Slovenski izbor lahko z izjemo izpuščenih pesmi iz zbirke Prvorojene ter zgolj 
ene pesmi iz zbirke Hiša na barju označimo za reprezentativen. 
Naš izbor pesmi za analizo pa sledi tematskemu ključu; izbrala sem namreč 
pesmi, ki tako ali drugače govorijo o smrti oziroma jo eksplicitneje omenjajo. 
Takšnih pesmi je devetindvajset. Za analizo sem od teh devetindvajsetih izbrala 
devetnajst reprezentativnih pesmi. 
 
1. Vsi sveti (Hiša na barju, 1975) 
 
Gre za pesem, ki opisuje predvečer praznika Vseh svetih, pri nas bolj znanega 
kot Dan mrtvih in je edina prevedena pesem iz zbirke Hiša na barju. Pesem se 
na smrt torej navezuje s svojim dogajalnim časom, opisuje pa pokrajino, ki 
dobiva svojo obliko v temneči se svetlobi odhajajočega dne. Prispodoba večera, 
v katerem že vzhaja ˝zobata luna˝ (Glűck, Onkraj 7), se povezuje z življenjem 
na deželi, dejavnosti podeželskih ljudi kot sta spravljanje sena in pridelka, so 
že uspešno opravljene. Pesem ima dve kitici in med prvo in drugo lahko 
zasledimo spremembo dogajanja. Če je v prvi kitici prisoten opis odhajajočega 
dne, lahko v drugi zasledimo refleksijo. 
Lirski subjekt tako v drugi kitici pravi: ̋ takšna je opustelost, ki sledi žetvi ali kugi˝, 
ki ju lahko razumemo kot ključna verza pesmi, nato pa sledi opis žene, ˝ki se 
nagiba skozi okno, z roko iztegnjeno, kot pri plačilu˝ in kliče dušico, ki kot 
nekakšna ptica (˝in duša se spusti z drevesa˝) pride po zrnje v ženskini dlani. 
Pesem je skrivnostna in vsebuje elemente magičnega, ki tudi pritičejo dnevu 
kot je predvečer Vseh svetih. Ključna verza v pesmi sta verza, s katerima se 
začne druga kitica: 
 
Taka je opustelost, 
ki sledi žetvi ali kugi. 
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Opustelost polja, ki sledi žetvi, je enaka opustelosti ˝polja˝ za kugo, pri čemer 
moramo polje razumeti metaforično. Ampak kako metaforično? Ker sledi 
omemba žene, ki z zrnjem kliče dušo, lahko to opustelost polja razumemo kot 
praznost žene, ki je v kugi izgubila svojega otroka. In na predvečer Vseh svetih, 
ko je stena med svetom živih in svetom mrtvim najtanjša, se duša njenega 
otroka zadržuje na bližnjem drevesu, ona pa ji z zrnjem v roki ponovno kliče k 
sebi－za to je v pesmi uporabljen poseben pesniški glas v kurzivi, ki je 
pravzaprav ženin premi govor. 
Smrt je torej ključno dejstvo te pesmi, ki je nakazano že v njenem naslovu, 
tematsko pa se razvije v bližino življenja in smrti na praznik Vseh svetih in v 
tragično zgodbo žene, ki je lahko svojemu otroku blizu le na ta poseben dan. 
 
2. Utopljeni otroci (Pojemajoča postava, 1980) 
 
Kot v prejšnji pesmi je smrt tudi v tej nakazana že s samim naslovom. Pesem 
govori o otrocih, ki so se utopili v jezeru, ker ˝ne znajo presojati˝ (Glück, Onkraj 
11). Otroci tonejo počasi, celo zimo, medtem ko za njimi plavajo njihovi volneni 
šali, dokler dokončno ne obnemijo. Nato jih jezero ˝dvigne s svojimi 
mnogoterimi rokami˝. Pesem vsebuje tri kitice in prva je lahko razumljena tudi 
kot metafora: otroci－nevedni ljudje, se utopijo v velikem jezeru, ki ga lahko 
razumemo kot prispodobo življenja. Življenja, v katerem se ljudje, ki ne znajo 
presojati, ̋ utopijo˝. A zakaj je znati presojati tako pomembno? Je to ̋ hiba˝ sveta 
odraslih? 
Druga kitica ugiba: 
 
Toda smrt se jim gotovo približa drugače, 
tako blizu začetku. 
Kakor da so bili vedno 
slepi in breztežni. 
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Smrt se otrokom približa drugače, ne počasi, vendar hitro, tako blizu začetku 
(njihovega življenja)－ kakor da v celotnem dosedanjem življenju niso bili 
drugega kor slepi in breztežni, kakršni so utopljeni. Vse ostalo, vse njihovo 
ostalo življenje in tudi njihov pogreb, se zato zdi kot sanje. Kljub temu pa otroci, 
kot opisuje tretja kitica, slišijo imena, ki so jih uporabljali in ki kot vabe drsijo čez 
jezero. Imena jim, ponovno v premem govoru in z besedami v kurzivi, pravijo: 
 
Kaj čakate 
vrnite se domov, domov, izgubljeni 
v vodi, modri in trajni. 
 
Glas njihovih imen jih poskuša vrniti domov, te, ki so se izgubili v veliki vodi. 
Poskuša jih vrniti v tisti dom, ki nastopi po smrti. 
Pesem vzbuja občutke izgubljenosti in sanj. V celoti govori o smrti, morda tudi 
o metaforični smrti ljudi, ki ne znajo presojati in so zato kot otroci. 
 
3. Posvetitev lakoti (Pojemajoča postava, 1980) 
 
Pesem Posvetitev lakoti je razdeljena na pet podnaslovljenih delov: Iz 
predmestja, Stara mama, Eros, Odklon in Sveti predmeti. Celotna pesem govori 
o anoreksiji in pesnica v njej najprej v delu Iz predmestja opisuje svoj odnos z 
očetom, njuno podobnost in pomanjkanje njegove ljubezni (˝Otrok je, lahko bi 
se je dotaknil, če bi želel.˝ (Glück, Onkraj 12)). V delu Stara mama opisuje 
odnos med staro mamo in dedkom, o njuni sreči in ljubezni, a doda namig na 
možnost nasilja, ki se pojavi v vsakem še tako srečnem odnosu. V delu Eros 
govori o splošnem stanju moškega (˝Biti moški, vedno hoditi k ženskam in biti 
znova vzet nazaj v prebodeno meso.˝ (Glück, Onkraj 13)) ter ponovno o odnosu 
med očetom in deklico, ki hrepeni po očetovi ljubezni. V delu Odklon pride do 
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razjasnitve situacije: lirski subjekt opiše, kako se je zgodil pesničin odklon od 
hrane ter kako mu je prisostvovala želja po žrtvovanju in nuja po popolnosti.  
Lirski subjekt se na temo smrti navezuje, ko zapiše (Glück, Onkraj 14): 
 
Začne se natihoma 
pri nekaterih otrocih ženskega spola: 
strah pred smrtjo, ki zadobi obliko 
posvetitve lakoti, 
kajti žensko telo je grob, sprejme 
vse. 
 
V sklepnem delu Sveti predmeti pa je rečeno:  
 
/.../ to je predpostavka  
odpovedovanja: otrok,  
ki nima jaza, o katerem bi lahko govoril,  
oživi v zanikanju－ 
 
V tem sem bila izjemna,  
v tej moči, razkriti  
prvobitno telo, kakor bog, /.../ 
 
Anoreksija, ki jo pesnica opisuje, seveda lahko vodi v smrt. A hkrati je smrt na 
neki način tudi začetek te bolezni, natančneje strah pred smrtjo, strah pred 
izginotjem lastnega jaza. Kot pesnica jasno pove v zadnjem delu: otrok, ki nima 
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jaza, oživi v zanikanju, v tem primeru v zanikanju hrane. V delu Odklon zapiše 
tudi (Glück, Onkraj 14): 
 
Čutila sem, kar čutim zdaj, ko urejam te besede－ 
enako nujo po popolnosti, 
smrt je le njen stranski učinek. 
 
Tudi pesnjenje je tako postavljeno med dejanja, ki odražajo nujo po popolnosti, 
prav tako kot anoreksija. In smrt je pri tem le stranski učinek, tako anoreksije 
kot tudi pesnjenja, pri katerem lahko govorimo o smrti avtorja, ki sebe  
˝spremeni˝ v pesem. 
 
4. Metamorfoza (Ahilovo zmagoslavje, 1985) 
 
Metamorfoza je pesem iz zbirke Ahilovo zmagoslavje (1985) in je prav tako 
razdeljena v več podnaslovljenih delov: Noč, Metamorfoza ter Za mojega očeta. 
Pesem v celoti govori o umiranju očeta. Na začetku prvega dela Noč pesnica 
zapiše (Glück, Onkraj 22): 
 
Angel smrti leta nizko 
nad posteljo mojega očeta. 
 
Na začetku drugega dela Metamorfoze pa: 
 
Moj oče je v vznemirjenju umiranja 
pozabil name. 
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Kot otrok, ki noče jesti 
in se ne ozira na nič okoli sebe. 
 
Prisotna je primerjava med umirajočim očetom in otrokom, ki noče jesti, torej 
pesnico samo, ki se je, kot opisuje prejšnja pesem Posvetitev lakoti, borila z 
anoreksijo. Gre torej za še en drobec v mozaiku kompleksnega odnosa med 
očetom in hčerko, ki ga plete pesnica. Nadalje v delu Metamorfoza se pojavi 
tudi pesnica sama, ki sedi na robu očetove postelje. ˝Živi krožijo okoli naju kot 
nebroj drevesnih štorov,˝ pravi lirski subjekt. Vsi živi so torej nekakšne 
nepremične priče očetovega umiranja, zanimivo pa je, da lirski subjekt s tem, 
ko za žive označi druge, tudi samega sebe nekako prišteva k umirajočemu. Na 
koncu dela Metamorfoza lirski subjekt pravi: ˝nato je svoj zardeli obraz odvrnil 
od pogodbe˝, kar se seveda nanaša na očeta, pogodbo pa lahko razumemo v 
dvojnem smislu; kot prvo je oče s svojim umiranjem odvrnil obraz od pogodbe, 
ki ga veže z življenjem, hkrati pa lahko razumemo, da tudi od pogodbe, ki ga 
veže s hčerko, namreč prej v pesmi pesnica pravi, da jo oče ˝pogleda, kakor se 
zazre slepec naravnost v sonce˝, ker je ˝vse, kar bi mu le-to lahko naredilo˝, že 
storjeno. 
Da pesem eskalira v smeri odnosa med očetom in hčerko, je razvidno tudi v 
tretjem delu z naslovom Za mojega očeta. Začne se s pesničinim spoznanjem, 
da bo brez očeta živela, kot se je naučila živeti brez matere. Zakaj brez matere, 
ko pa je ta še očitno živa, kot je nakazal prvi del Noč? Pesnica pravi ˝misliš, da 
se ne spominjam? Celo življenje se poskušam spomniti˝, kar lahko razumemo 
kot aluzijo na njen kompliciran odnos z materjo, ki ga je Louise Glück v 
nekaterih intervjujih tudi izpostavila. Mati je bila vedno njena neprizanesljiva 
sodnica in nikoli zares na njeni strani. Očitno se je tako naučila živeti ˝brez 
matere˝. Nadalje zapiše: 
 
Zdaj, po toliki samoti, 
me smrt ne plaši več, 
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ne tvoja, tudi moja ne. 
In tista beseda, zadnjič, 





da močna ljubezen vedno vodi v žalovanje. 
 
Pesem zaznamuje ljubeč odnos, ki ga lirski subjekt, pesnica in hčerka, goji do 
očeta. Pravi, da je ni strah njegovega (umirajočega) telesa, obraz mu poboža 
nežno, ˝kot krpa za prah˝, in ne čuti nobenega hladu, ki ga ne bi mogla razložiti. 
Ob očetovem licu je njena dlan topla in polna nežnosti, in to je misel, s katero 
se pesem tudi zaključi. 
Naslovno metamorfozo lahko torej razumemo kot očetovo umiranje, 
spremembo iz živečega v umirajočega človeka. Hkrati je prisotna tudi 
metamorfoza lirskega subjekta. ˝Zdaj po toliki samoti me smrt ne plaši več˝, 
zapiše, tudi ˝tokrat me ni strah tvojega telesa˝, gre torej tudi za spremembo iz 
strahu pred smrtjo v sprijaznjenost z njo. ˝Kaj me še lahko vznemiri?˝ pravi. 
Hlad, ki ga s seboj prinese smrt, nedvomno ne. Pesnica sedaj ve, da močna 
ljubezen vedno vodi v žalovanje, in kar ostane, sta toplina in nežnost. Pesem 




5. Ahilovo zmagoslavje (Ahilovo zmagoslavje, 1985) 
 
Pesem, ki nosi enak naslov kot zbirka, v kateri jo najdemo, je osnovana na 
mitološki zgodbi o Ahilu, natančneje o Ahilu ob smrti njegovega najboljšega 
prijatelja Patrokla. Začetni verzi postavijo tezo (Glück, Onkraj 24): 
 
V zgodbi o Patroklu 
nihče ne ostane živ, niti Ahil, 
ki je bil skoraj bog. 
 
Pesem govori o prijateljstvu, o podobnosti med Ahilom in Patroklom, ki sta 
˝nosila isti oklep.˝ Pesem pravi, da je v teh prijateljstvih hierarhija vedno očitna, 
vedno eden služi drugemu, pri čemer pa je naš vir legende vedno preživeli, ki 
ga pesnica opiše tudi kot tistega, ˝ki je bil zapuščen.˝ Ahilova izguba je 
nedvomno velika, prav tako tudi njegovo žalovanje, a veliko je tudi njegovo 
zmagoslavje. On je tisti preživeli, medtem ko je: 
 
človek, ki je že mrtev, žrtev 
tistega dela, ki je ljubil, 
dela, ki je bil smrten. 
 
S tem se pesem zaključi, pesnica pa tako kot v prejšnji pesmi izpostavi subtilno 






6. Žalost odraslih (Ahilovo zmagoslavje, 1985) 
 
Žalost odraslih je v tej pesmi žalost odraslega, nagovarjane E. V., ki ji je pesem 
posvečena. Ta se sooča s staranjem svojih staršev (Glück, Onkraj 25): 
 
Pred tvojimi očmi sta se dva človeka starala; 
lahko bi ti povedala, da bosta sledili dve smrti. 
Ni še bilo starša, 
ki bi ga pri življenju ohranjala otrokova ljubezen. 
 
Pesnica opisuje občutke ob tem, ko se je nagovarjana oseba vračala in 
oklepala dveh ljudi, svojih staršev, ki se starata. Pravi, da se je ujela v 
˝romantičnost zvestobe˝, s čimer poskuša ponazoriti svojo brezpredmetno vero 
v to, da lahko starša ohrani pri življenju s svojo ljubeznijo. Pravi, da se je vanjo 
ujela, in da je čas za rešitev mimo. Zaradi tega zdaj nima ničesar: ˝Zate je dom 
pokopališče.˝ 
Ob pesničinem običajno povednem, jasno razumljivem slogu, pa tukaj naletimo 
na lepo metaforo－izrazita metaforika je pri Louise Glück sicer redka. Zapiše: 
 
Videla sem, kako pritiskaš svoj obraz ob granitna znamenja－ 
lišaj si, ki poskuša rasti tam. 
 
Nagovarjano osebo primerja z lišajem, z nečim, kar ponavadi razumemo kot 
staro, suho, trdno priraslo na nekaj, tako kot je lišaj priraščen na drevo ali pa, v 
tem primeru, na granitna znamenja. Granitna znamenja so tukaj prispodoba 
trdnosti in starosti, nečesa nespremenljivega, neizpodbitnega, tako kot granit 
ostaja skozi mnoga leta enak. Granitna znamenja so v tem primeru tudi 
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znamenja hladu, lišaj pa tam le poskuša rasti, na kraju kjer to niti zanj ni zares 
mogoče. Pesem se temu primerno konča: 
 
Toda rasti ne moreš, 
ne dopustiš si 
izničiti ničesar. 
 
Izničiti si v tem primeru ne dopusti navezanosti na starša, ki umirata. Smrt je v 
tej pesmi ponovno izpostavljena kot neizpodbitno življenjsko dejstvo, pesem pa 
prikazuje, kako težko se je človeku odpovedati temu, kar umira in kako lahko 
to osebo popolnoma ustavi in ohromi. 
 
7. Sanja (Ararat, 1990) 
 
Pesem je iz zbirke Ararat (1990), zbirke, v kateri je Louise Glück opisala 
občutke ob očetovi smrti, in pesem se začne z jasno trditvijo (Glück, Onkraj 31): 
 
Naj ti nekaj povem: vsak dan 
nekdo umre. In to je šele začetek. 
 
Celotna pesem govori o tem, kaj se zgodi preživelim, ko nekdo umre. Najprej 
se ˝nove vdove ˝ poskušajo soočiti s ˝tem novim življenjem˝, v drugi kitici ˝nato 
gredo na pokopališče, nekatere od njih prvič.˝ ˝Strah jih je, da bodo jokali, ali 
včasih, da ne bodo jokali ˝. Nekdo jim pove, kaj sledi nato, kaj morajo storiti. 
˝Izreči nekaj besed, včasih vreči prst v odprt grob.˝ 
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Tretja kitica (pesem ima štiri kitice) govori o tem, kaj vdove čaka doma, ˝kjer je 
nenadoma polno obiskovalcev˝. Ti obiskovalci se nato zvrstijo mimo vdove, ji 
izrečejo kakšno besedo in ona se jim zahvali, da so prišli. 
V četrti kitici je zapisano: ˝v srcu si želi, da bi vsi odšli˝－vdova bi rada bila spet 
ob pokopališču in v bolnišnici, na zadnjih krajih njenega ljubega, a ve, da to ni 
mogoče. 
 
Toda to je njeno edino upanje,  
želja, da bi lahko šla nazaj. 
 
Pesem je v celoti posvečena žalovanju. 
 
8. Praznik dela (Ararat, 1990) 
 
Točno leto dni je, odkar je umrl oče. 
(Glück, Onkraj 32) 
 
Tako se začne pesem Praznik dela, ki v nadaljevanju opisuje dogajanje dne, 
na katerega pesnica šteje prvo obletnico očetove smrti (1. septembra). Tega 
dne, to leto so sami, najožja družina, opisuje pesnica, pred hišo sestrina hčerka 
vozi kolo in si želi, da bi ji minil čas. Pesem se zaključi bolj splošno z mislijo o 
minljivosti, ki je tudi srčika obravnavne pesmi: 
 
En dan si svetlolas fant brez enega zoba, 
naslednji starec, ki lovi sapo. 
Vse se sešteje v nič, pravzaprav, komaj 
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hipec na zemlji. 
Ne stavek, temveč vdih, cezura. 
 
9. Vdove (Ararat, 1990) 
 
Pesem Vdove o smrti govori le skrajno posredno. Že v naslovu ugotovimo, da 
gre za ženske, ki jim je smrt vzela moža in po prebrani pesmi ugotovimo da gre 
za pesničino mater in teto. Ti dve vdovi nista predstavljeni v najlepši luči, prva 
kitica namreč pravi tako (Glück, Onkraj 33): 
 
Mama igra karte s teto, 
Zavist in Hudobijo, družinsko razvedrilo, igro, 
ki so se je od babice naučile vse hčerke. 
 
Metaforična igra se odvija v poletnem času in v drugi kitici od sedmih smo 
seznanjeni s tem, da gre teti bolje, da dobiva dobre karte, medtem ko gre mami 
nekoliko slabše, saj ima zaradi nove postelje težave z zbranostjo. 
 
Lani ni imela težav, 
Ko se je morala privaditi na tla. Naučila se je spati tam, 
da bi bila bliže mojemu očetu. 
Umiral je, imel je posebno posteljo. 
 
Pesem je ponovno postavljena v kontekst očetove smrti. 
V naslednjih kiticah ugotovimo, da gre igra teti bolje in da materi niti za las ne 
popušča－prav tako, kot ju je učila babica, se šibkosti ne sme pokazati. Pesnica 
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ironično (celotna pesem je prežeta z ironijo) pripomni, da je ta igra boljša od 
drugih, celo od pasijanse. Fokalizacija lirskega subjekta se v nadaljevanju 
postavi nekoliko na stran matere, ko izvemo, da se tej zdi, da sonce ne gre 
nikamor in da kar naprej žge. Potem, nenadoma, se nekaj konča. Tetine karte 
izginjajo in pesnica zaključi: 
 
/.../ to si želiš, to je cilj: na koncu 
tisti, ki nima ničesar, zmaga. 
 
Kako se torej skozi oči dobro vzgojenih babičinih hčerk soočati s smrtjo? 
Pesnica nam ironično odgovarja: nepopustljivo, z zavistjo in hudobijo, tako da 
ne pokažeš nikakršne šibkosti. Zmagovalec je tisti, ki izgubi vse. 
 
10. Izgubljena ljubezen (Ararat, 1990) 
 
Pesem Izgubljena ljubezen govori o starejši sestri Louise Glück, ki je umrla kot 
novorojenček ter izpostavlja kompleksen trikotnik odnosov med materjo in 
obema hčerama. 
 
Moja sestra je preživela vse življenje v zemlji. 
Rodila se je, umrla. 
/.../ 
Nekaj se je spremenilo: ko je sestra umrla, 
je postalo srce moje matere 
zelo hladno, zelo trdo, 
kakor droben obesek iz železa. 
(Glück, Onkraj 34) 
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Pesem izpostavlja trud matere, ki se je poskušala boriti proti otrokovi smrti, 
nakazane pa so tudi posledice, ki jih je hčerina smrt na njej pustila, pa tudi to, 
kako je mater dojemala druga, živa hči. Pesem se zaključi zelo žalostno, 
pesnica pove, da se ji je zazdelo, da je sestrino telo kot magnet, ki je vleklo 
materino srce k zemlji, da bi samo lahko raslo. Pesem je tako precej tragična. 
 
11. Uspavanka (Ararat, 1990) 
 
Začne se z mislijo o materi (Glück, Onkraj 35): 
 
Moja mati je mojstrica za eno stvar: 
kako spremiti ljudi, ki jih ima rada, na drugi svet. 
 
V drugi kitici (pesem jih ima pet) pa z mislijo o uspavankah: 
 
Pravzaprav je enako pripraviti nekoga 
na spanec, smrt. Uspavanke－vse pravijo 
ne boj se, tako povzamejo 
srčni utrip matere. 
 
Živi so tisti, ki se ob uspavanki počasi umirijo, pravi pesem, samo umirajoči se 
ne znajo oziroma nočejo. Tretja kitica nadaljuje misel o umirajočih－ti so kot 
vrtavke, giroskopi, ki se vrtijo tako hitro, da se zdi, da mirujejo. Dokler se ne 
razletijo. 
 
Pesem se v četrti kitici ponovno vrne k materi: 
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Moja mati je videla smrt; ne govori o neokrnjenosti duše. 
 
V peti kitici pa se pesem zaključi z mislijo o duši in tudi smrti: 
 
Duša je kot vsa snov: 
zakaj bi ostala nedotaknjena, zvesta svoji edini obliki, 
ko je lahko svobodna? 
 
Zakaj bi torej duša ostala ujeta v svojo edino obliko, ko pa je lahko svobodna, 
se sprašuje pesnica in tako poskuša utemeljevati nujnost smrti. Pesem se giblje 
od matere, ki je doživela smrt tako hčere kot moža, do uspavank in umirajočih, 
ki se po smrti razletijo kot oblak atomov, do duše, ki se je dotakne mrak ter se 
nazadnje zgosti v zemljo. Duše, ki je enaka kot vsa snov － podvržena 
spremembi, minljiva. 
 
12. Poslednja podobnost (Ararat, 1990) 
 
Zdi se, da pesem govori o trenutku, ko je pesnica videla očeta zadnjič pred 
njegovo smrtjo. 
 
Oče mi je hotel povedati, kako je, ko umiraš. 
Povedal mi je, da ne trpi. 
(Glück, Onkraj 38) 
 
Poslednja podobnost, ki jo naslavlja pesem, je v njunem slovesu － drug 
drugemu namreč pomahata. 
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Oče pa, za spremembo, ni samo stal tam. 
Tokrat je pomahal. 
 
To sem storila tudi jaz, na vratih taksija. 
Kot on, da bi z mahanjem skrila trepetanje svoje dlani. 
(Glück, Onkraj 39) 
 
Pesnica je torej v pričakovanju očetove smrti. Dobro se zaveda, da se tokrat 
verjetno vidita zadnjič. Smrt prežema atmosfero celotne pesmi. 
 
13. Tožba (Ararat, 1990) 
 
Pesem je tokrat nekakšna refleksija na očetovo smrt. Piše o tem, kako se 
prijatelji, ki se nikoli niso strinjali o ničemer, sedaj, po njegovi smrti, nenadoma 
strinjajo o njegovem značaju. In solze, ki jih prelivajo, so iskrene. A pesnica 
vseeno pravi (Glück, Onkraj 42): 
 
Na srečo si mrtev; drugače 
bi te preplavil gnus. 
 
Oče bi po njenem mnenju začutil zbodljaje zavisti, ko se njegovi živi prijatelji 
objemajo in klepetajo na pločniku pred hišo. Pesem zaključi z mislijo: 
 
To je to, kar pomeni 
˝lepo življenje˝: pomeni 
obstajati v sedanjosti. 
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Pesem je v skladu s svojim naslovom tožba. Oče je mrtev, a prijatelji so živi in 
tožba se nanaša ravno na življenje. Lepo življenje pomeni obstajati v sedanjosti, 
biti živ, ne misliti na prihodnost, ki s sabo nosi tudi smrt. Pesem se tako konča 
z nekakšno apoteozo vsakdanjosti, ki jo s seboj nosi sedanjost in ponazarjajo 
živi prijatelji, ki se objemajo in klepetajo. 
 
14. Divja perunika (Divja perunika, 1992) 
 
V zbirki Divja perunika se srečamo s tremi glasovi, glasom rastlin, ki 
nagovarjajo človeka, s človekom, ki nagovarja svojega stvarnika ter z glasom 
nekakšnega Boga. Rastline govorijo o svoji smrti in ponovnem prebujenju; smrt 
je tako pojmovana kot začetek nečesa novega, čas pa je bolj cikličen kot 
linearen. 
 
Divja perunika v istoimenski pesmi pravi (Glück, Onkraj 47): 
 
Na koncu mojega trpljenja 
so bila vrata. 
 
Poslušaj me: kar imenuješ smrt, 
tega se spominjam. 
 
Glas rastline, ki je nekakšna prispodoba za glas človeka, živeče bitje, a drugače 
živeče, nam prikazuje smrt kot prehod. Perunika se tega, kar človek imenuje 
smrt, spominja, in sicer kot vrat na koncu njenega trpljenja, vrat, ki, kot se zdi, 
ponazarjajo nekakšno odrešitev. Perunikin glas bi prav tako lahko bil glas 
človeka, ki se je ponovno rodil, prispodoba nesmrtne duše in z njo platonizma, 
za privrženko katerega se ima Louise Glück, kot pove na nekem mestu. 
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A perunika nam pove tudi: 
 
Strašno je preživeti 
kot zavest, 
zakopana v črni zemlji. 
 
S tem pesem pridobi mračnejši in tesnobnejši ton, perunika pa se, kot že na 
začetku pesmi, ponovno izkaže ne zgolj kot rastlina, ki bi jo nekateri pojmovali 
kot manjvredno bitje, temveč kot polnovredno, zavestno bitje, s čimer njen glas 
ponovno spominja na glas človeka. Smrt kot zakopanost v črno zemljo je tako 
kljub svojemu odrešitvenemu značaju strašna, huda izkušnja. 
A potem je minilo, pravi perunika. ˝To, česar se bojiš, ker si duša in ne moreš 
govoriti, se hipoma konča, trda prst se rahlo vda.˝ Poleg grozovite tesnobe duše, 
ki ne more govoriti, pesem nakaže tudi novo rojstvo. Nato rastlina ponovno 
nagovori človeka: 
 
Ti, ki se ne spominjaš 
prehoda z drugega sveta, 
povem ti, spet sem lahko govorila: karkoli 
se vrne iz pozabe, se vrne, 
da bi našlo glas. 
 
Čeprav pesmi ni konec, imajo zapisani verzi tako močen učinek, da bi lahko 
služili tudi kot konec pesmi. Človek se v primerjavi z rastlino ne spominja 
svojega prehoda, svoje smrti, prav tako kot se ne spominjamo svojega rojstva. 
In s ponovnim rojstvom se vrne tudi glas. Pesnica glas (tako tukaj kot tudi na 
nekaterih drugih mestih) izpostavi kot nekaj esencialnega, kot nekaj iskanega 
in, če je sreča, tudi najdenega. Glas je tisto, kar nasprotuje pozabi. V tem lahko 
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prepoznamo tudi poetološki motiv－pesnik je tisti, ki išče svoj glas, z njim pa 
nasprotuje smrti, ki pogosto predstavlja pozabo. 
 
15. Zlata lilija (Divja perunika), 1992) 
 
Če prav dojemam, 
umiram in vem, 
da ne bom več spregovorila, ne bom 
preživela zemlje, bila znova poklicana 
iz nje, /.../ 
(Glück, Onkraj 60) 
 
Glas zlate lilije je spričo prihajajoče smrti žalosten in napolnjen z grozo. Tako 
kot v prejšnji pesmi tudi tukaj odmeva glas človeka, a tokrat ne glas prerojenega, 
temveč nekoga, za kogar smrt predstavlja neopisljiv konec. Lilija, ki je vzgojena 




naj vedo, da nas vidiš, 
če nas ne rešiš? 
 
Glas cvetlice in v prispodobi glas človeka se v pesmi spretno prepletata. Groza 
človeka pred lastno smrtjo je upodobljena z grozo cvetlice, človek je prav tako 
nemočen pred dejstvom smrti in enako kliče k svojemu ˝stvarniku˝, čigar obstoj 
pa Glück s končnim stavkom ˝Ali pa nisi ti moj oče, ki me je vzgojil?˝ postavi 
pod globok vprašaj. 
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Smrt se v pričujoči pesmi odpira drugače kot v prejšnji. Smrt, čeprav grozna, 
zdaj ni možnost novega rojstva, namesto tega je grozljivo dejstvo, pred katerim 
človek nikakor ne more pobegniti, pri tem pa pesnica skozi človekovo/cvetličino 
nemoč in trpljenje odpira tudi globlje vprašanje obstoja Boga. 
 
16. Vita nova (Vita nova, 1999) 
 
Uvodna pesem zbirke je poimenovana tako kot zbirka sama－novo življenje. 
Naša prva asociacija je Dante, a Glück z latinskim in ne italijanskim 
poimenovanjem poskuša seči dlje v zgodovino, svojo zbirko umesti dlje v 
preteklost in z latinskim jezikom zastavi tudi širše. 
 
Odrešila si me, morala bi me prepoznati. 
(Glück, Onkraj 75) 
 
Takšen je prvi verz pesmi, v katerem lirski subjekt nagovori novo življenje, ki ga 
zanj predstavlja pomlad. Pesem je v nadaljevanju polna optimističnih opisov 
lepote pomladi: mladeničev ob morju, smeha, cvetoče jablane, vsega, kar 
pesnico spominja na otroštvo: ˝smejanje brez vzroka, samo zato, ker je svet 
lep, nekaj takega˝, pravi. 
Pesem pridobi mračnejši ton, ko lirski subjekt opozori na ˝pot, položeno pred 
prihodom velikih tem˝, a potem － ˝neuporabljeno, zakopano˝. Podobno 
žalostno, a prefinjeno pesnica to načeloma optimistično pesem zaključi z verzi: 
 
Gotovo se je pomlad vrnila k meni, tokrat 
ne kot ljubimec, ampak kot sel smrti, toda 
še vedno je pomlad, še vedno je mišljena nežno. 
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Končna misel napoveduje, da zbirka, ki jo imamo pred sabo, sicer pomeni novo 
življenje, prihod (ponovne) pomladi, a prihod, ki neusmiljeno naznanja smrt.  
 
17. Kartažanska kraljica (Vita nova, 1999) 
 
V pesmi, ki temelji na mitu o Didoni in Eneju, kartažanska kraljica Didona 
pravzaprav umira. Večino pesmi predstavlja njen govor spletičnam, katere je 
poklicala, ˝da bi bile priča neizprosni usodi, ki so ji jo spisale sojenice˝ (Glück, 
Onkraj 76). A še pred tem nas pesnica, ki nam poroča o Didoni, uvodoma 
predstavi naslednje verze: 
 
Kruto je ljubiti, 
še bolj kruto umreti. 
In kruto onkraj pojmovanja pravice 
umreti od ljubezni. 
 
Verzi se seveda nanašajo na usodo Didone, ki je po Enejevem odhodu v Italijo 
zaradi nesporazuma o razlogu za njegov odhod naredila samomor. Lep pomen 
pa imajo stoječi tudi sami zase－smrt je bolj kruta od ljubezni, a najbolj kruto je 
umreti ravno od ljubezni.  
Ljubezen, ki bi jo lahko označili za najmočnejšo življenjsko silo, je sicer pogosto 
povezana s smrtjo: poznamo veliko literarnih junakov, ki jih je ljubezen 
nazadnje pripeljala do smrti, Tristan in Izolda, Ana Karenina in Vronski, Tomaž 
in Tereza v Kunderovi Neznosni lahkosti bivanja. Najbolj znan primer povezave 
ljubezni in smrti, sicer v slovenski literaturi, pa je verjetno pesem Alojza 




Pil sem te in ne izpil, Ljubezen. 
Ko duhteče vino sladkih trt 
vžil sem te, da nisem bil več trezen  
in da nisem vedel, da si Smrt. 
 
Zrl sem v strašne teme tvojih brezen: 
in ker bil pogled je moj zastrt  
od bridkosti, nisem vedel, Smrt,  
da si najskrivnostnejša Ljubezen. 
 
18. Pesem za lutnjo (Vita nova, 1999) 
 
Pesem se naslanja na mit o Orfeju in Evridiki. Orfej iz podzemlja ne vrača 
objokovane Evridike, temveč gorečnost svojega duha, ˝prisotno ne v človeški 
obliki, ampak prej kot čisto dušo, ki je postala oddaljena, nesmrtna skozi prizmo 
narcizma˝ (Glück, Onkraj 78). Pesnica nato obrne pozornost nase: 
 
Iz polomije sem si naredila liro, 
da se ne bi lepota moje zadnje ljubezni končala. 
 
Pesem zaključi z mislijo: 
Toda tesnoba, takšna kot je, 
je še vedno borba za obliko, 
 
in za sanje, če povem odkrito, 
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ne toliko želja, da se te spominjajo, 
ampak želja preživeti, 
ki je, po mojem, najgloblja človeška želja. 
 
Misel na smrt je v tej pesmi očitno odrinjena na stran; želja po preživetju je 
najmočnejša človeška želja. 
 
19. Averno (Averno, 2006) 
 
Pesem je razdeljena ne pet delov in v celoti govori o umiranju. Začne se s 
pomenljivimi verzi (Glück, Onkraj 125): 
 
Umreš, ko umre tvoj duh. 
Sicer še vedno živiš. 
Morda ti ne uspeva najbolje, toda vztrajaš－  
glede tega nimaš izbire. 
 
V nadaljevanju lirski subjekt pripoveduje o razliki med mladimi in starimi ljudmi, 
ter posmehu, ki so ga slednji deležni od prvih. Nato pesem ponovno postane 
prvoosebna in pesnica izpostavi: ˝Zbujam se z mislijo: pripraviti se moraš. 
Kmalu se bo duh vdal－˝. Gre torej za bližino smrti, ki jo čuti lirski subjekt. 
 
V drugem delu pesmi se vrnemo k Perzefonini zgodbi, o kateri je bilo govora v 
dveh pesmih pred tem, ki ju tukaj nismo izpostavili, v Mitu o nedolžnosti in Mitu 
o predanosti. Njena zgodba se prepleta s pesničino, katero otroci preganjajo, 
naj napiše oporoko. Ta pa pravi: ˝Nič: nič jim ne morem zapustiti. / To je prvi 
del. / Drugi je: nočem biti sežgana.˝ (Glück, Onkraj 127) 
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V četrtem delu pesmi lirski subjekt izpostavi (Glück, Onkraj 129): 
 
Je kakšna korist v tem, da se prisiliš 
v spoznanje, da moraš umreti? 
 
To je vprašanje, ki si ga zaupni prijatelji postavljajo iz velike utrujenosti, pravi 
pesnica. 
V zadnjem, petem delu lirski subjekt opozori na primerjavo človeka z naravo－
narava ni kot mi, pravi, čeprav je polje uničeno in požgano, je leto pozneje spet 
živo, ˝kot bi se ne zgodilo nič nenavadnega˝ (Glück, Onkraj 130). Zemlja živi 
naprej brez ljudi. 
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6. KOMENTAR PREVODA 
Kako je prevajalka prevedla pesmi Louise Glück, si bomo pogledali na dveh 
primerih izvirnega besedila. Oba primera sta pravzaprav pesmi, ki smo ju v 
nalogi tudi izbrali za analizo. Izbrala sem del pesemskega cikla Posvetitev lakoti 
oziroma Dedication to Hunger, ki sem ga našla v antologiji ženske poezije 
dvajsetega stoletja (Adcock, ur. The Faber Book of 20th Century Women’s 
Poetry, 1987) in pesem Žalost odraslih oziroma Adult Grief, ki je ena izmed 
redkih pesmi Louise Glück, ki vsebuje metaforiko, zato za prevajanje morda 
predstavlja večji izziv. 
 
Del pesmi Dedication to Hunger, v prevodu Posvetitev lakoti gre takole (Adcock 
288): 
 
5  SACRED OBJECTS 
 
Today in the field I saw 
the hard, active buds of the dogwood 
and wanted, as we say, to capture them, 
to make them eternal. That is the premise 
of renunciation: the child, 
having no self to speak of, 
comes to life in denial－ 
 
I stood apart in that achievement, 
in that power to expose 
the underlying body, like a god 
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for whose deed 
there is no parallel in the natural world. 
 
Veronika Dintinjana je pesem prevedla tako (Glück, Onkraj 14): 
 
5  SVETI PREDMETI 
 
Danes sem na polju videla 
trde, žive popke drena 
in hotela sem jih, kot pravimo, ujeti, 
napraviti nesmrtne. To je predpostavka 
odpovedovanja: otrok, 
ki nima jaza, o katerem bi lahko govoril, 
oživi v zanikanju－ 
 
V tem sem bila izjemna, 
v tej moči, razkriti 
prvobitno telo, kakor bog, 
katerega dejanja 
nimajo primere v naravnem svetu. 
 
Če primerjamo besedili vidimo, da je v prvi kitici prevod pravzaprav natančno 
dobeseden, kar omogoča jezik Glück, ki je jasen, preprost in direkten, brez 
metaforike. V drugi kitici pa se najde nekaj mest, ki so morda kompleksnejša. 
V prvem verzu druge kitice imamo tako angleško frazo ˝to stood apart in an 
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achievement˝, ki jo je Dintinjana spretno in natančno prevedla v ˝v tem sem bila 
izjemna˝. Prevod ponazarja ravno to, kar original nakazuje, čeprav nimamo v 
prevodu nobene omembe besede ˝dosežek˝ (achievement). Morda bi lahko 
frazo prevedli tudi kot ˝v tem dosežku sem bila izjema˝, kar se pa zdi nekoliko 
bolj nerodno. Tudi sintagmo ˝underlying body˝, pri kateri bi se nam lahko 
zataknilo, je Dintinjana spretno prevedla kot ˝prvobitno telo˝. Naslednje takšno 
mesto je beseda ˝deed˝ v originalu, s pomenom ˝dejanje˝ v prevodu, ki pa jo 
imamo v izvirniku v ednini, v prevodu pa se iz nekega razloga pojavi v množini. 
Prav tako imamo v izvirniku ˝for whose deed˝, torej ˝za dejanje katerega˝. 
Dobesedni prevod bi se glasil: ˝Kakor bog, za dejanje katerega ni primere v 
naravnem svetu.˝ Na tem mestu bi bil po našem mnenju ta prevod bolj primeren 
kot prevod Dintinjane, ki pomen verza nekoliko spremeni. 
 
Pesem Žalost odraslih je v izvirniku naslovljena Adult Grief. Njena zadnja kitica 
se glasi tako (Louise Glück: Adult Grief－All your pretty words, spletni vir): 
If once you could have saved yourself, 
now that time’s past: you were obstinate, pathetically 
blind to change. Now you have nothing: 
for you, home is a cemetery. 
I’ve seen you press your face against the granite markers – 
you are the lichen, trying to grow there. 
But you will not grow, 
you will not let yourself 
obliterate anything. 
 
Veronika Dintinjana je kitico prevedla tako (Glück, Onkraj 25): 
Če bi se lahko nekoč rešila, 
je zdaj ta čas mimo: bila si trmasta, bedno 
slepa za spremembe. Zdaj nimaš ničesar: 
zate je dom pokopališče. 
Videla sem, kako pritiskaš svoj obraz ob granitna znamenja－ 
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lišaj si, ki poskuša rasti tam. 
Toda rasti ne moreš, 
ne dopustiš si  
izničiti ničesar. 
Prevod pravzaprav do besede natančno sledi izvirniku, z edino razliko se 
srečamo pri samostalniku change, sprememba, ki se v izvirniku pojavi v ednini, 
prevajalka pa se je odločila za množino, spremembe. Ne bi sicer mogli reči, da 
ta majhna sprememba kakorkoli bistveno vpliva na pomen verza. Tudi dva 
verza, ki sta nekoliko bogatejša v prispodobah, torej ˝I’ve seen you press your 
face against the granite markers –/ you are the lichen, trying to grow there˝ sta 
prevedena dobesedno, s čimer pa je njun pomen ohranjen. Nekoliko bi se lahko 
ustavili še pri zadnjem verzu, pri besede obliterate, ki jo je Dintinjana prevedla 
kot ̋ izničiti˝. Čeprav se slovarski pomen besede giblje med ̋ uničiti˝ in ̋ izbrisati˝, 
lahko sklenemo, da tudi prevod ̋ izničiti˝ ustrezno zajame pomen izvirne besede. 
Morda je zanimivejša izbira naslova v prevodu, saj nas grief (naslov pesmi je 
Adult Grief) bolj spominja na žalovanje, kot pa na samo žalost (v prevodu se 
pesem glasi Žalost odraslih). Res pa je, da je eden izmed slovarskih pomenov 
besede tudi ˝žalost˝, tako da je tudi prevod naslova ustrezen. 
V splošnem lahko prevajalsko delo Veronike Dintinjana označimo za uspešno. 
Ne samo v dveh primerih, ki smo ju podali, tudi v drugih pesmih prevod zvesto 
sledi izvirniku in se od njega odmika le na redkih mestih. Iz danih primerov je 
tudi razvidno, da preprost, narativen in dobeseden slog Louise Glück za 
prevajanje ne predstavlja najtežjega dela. Mest, na katerih bi bili v dvomih glede 





V osrednjem delu pričujoče naloge smo analizirali devetnajst pesmi Louise 
Glück, ki tako ali drugače govorijo o smrti: Vsi sveti, Utopljeni otroci, Posvetitev 
lakoti, Metamorfoza, Ahilovo zmagoslavje, Žalost odraslih, Sanja, Praznik dela, 
Vdove, Izgubljena ljubezen, Uspavanka, Poslednja podobnost, Tožba, Divja 
perunika, Zlata lilija, Vita nova, Kartažanska kraljica, Pesem za lutnjo in Averno. 
Največ izpostavljenih pesmi, sedem, je iz zbirke Ararat (1990). (Poimenovana 
je po pokopališču Mount Ararat, kjer je pokopan oče Louise Glück.) 
V pesmi Vsi sveti se pesnica smrti dotika z dogajalnim časom (pesem se dogaja 
na predvečer Dneva mrtvih), tema pesmi pa je izguba otroka. Utopljeni otroci 
so zastavljeni metaforično－gre za smrt ljudi, ki ne znajo presojati, ki so kot 
otroci. Posvetitev lakoti govori o anoreksiji (s katero se je Louise Glück 
spopadala v mladih letih), ki s seboj nosi željo po žrtvovanju in nujo po 
popolnosti, izražen pa je tudi strah pred smrtjo. V Metamorfozi najdemo motiv 
umirajočega očeta, ki se večkrat ponovi tudi v nadaljevanju, ponovno pa tudi 
motiv strahu pred smrtjo, s katero se pa pesnica sedaj nekako sprijazni.  
Ahilovo zmagoslavje je v tem, da je tisti, ki je preživel, a njegovo zmagoslavje 
je ob izgubi prijatelja Patrokla vseeno grenko. Ponovno gre za motiv izgube 
ljubljene osebe. V Žalosti odraslih Glück govori o soočanju s staranjem in 
umiranjem, v Sanji pa o žalovanju in ponovno očetovi smrti. Praznik dela ponovi 
ta motiv, obenem pa se dotakne tudi žalovanja. Vdove ponovno govorijo o 
očetovi smrti, v pesmi Izgubljena ljubezen pa pesnica izpostavi izgubo starejše 
sestre in spremembo matere ob tej izgubi. Uspavanka prav tako govori o materi 
in njenem doživljanju izgube, pesnica pa v tej pesmi izpostavi tudi zanimivo 
misel, da je v smrti nekakšna svoboda. Poslednja podobnost se spet dotika 
očetovega umiranja, prav tako tudi Tožba, ki je tožba za izgubljenim življenjem. 
Divja perunika smrt izpostavi kot prehod, a hkrati tudi kot grozljivo izkušnjo, 
nakaže nesmrtnost duše ter opozori na poetološki motiv pesnikove borbe s 
pozabo－smrtjo. Pesem Zlata lilija prevprašuje obstoj Boga, smrt pa ponovno 
predstavi kot grozljivo izkušnjo. Novo življenje - Vita nova je za Louise Glück 
sel smrti, opozori na njeno neizogibnost. V mitu o kartažanski kraljici Didoni pa 
pesnica opozori na povezavo ljubezni in smrti, smrti za ljubezen in iz ljubezni. 
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Pesem za lutnjo je prav tako osnovana na mitu (o Orfeju), izpostavi pa željo po 
preživetju. V Avernu se spet srečamo z neizogibnostjo smrti, človeško 
minljivostjo, a hkrati neumrljivostjo njegovega duha. 
Za najpogostejšo temo pesmi, ki smo jih analizirali, lahko tako označimo izgubo 
bližnjega. Glück je namreč veliko pesmi posvetila smrti očeta, pa tudi 
spremembi, ki so jo ob izgubi deležne osebe, ki so umrlemu blizu. Pogost motiv 
je tudi neizogibnost smrti, v dveh pesmih pa pesnica nakaže tudi neumrljivost 
duše oziroma duha. V vseh izbranih pesmih odnos lirskega subjekta do smrti 
ni povsem enak, a hkrati se v različnih pesmih med seboj ne izključuje. Na 
nekaterih mestih je tako izpostavljen strah pred smrtjo in grozljivost smrti kot 
izkušnje, na drugem pa v skladu s tem tudi močna želja po preživetju. Tema 
smrti v vseh pesmih ni obravnavana povsem enako, lirski subjekt jo namreč v 
različnih analiziranih pesmih razsvetljuje z različnih vidikov, enkrat je to smrt v 
povezavi z ljubeznijo, drugič gre za smrt bližnjega, tretjič za izkušnjo lastne 
smrti, kot jo opiše divja perunika v istoimenski pesmi, četrtič za smrt v 
prispodobi utopljenih otrok. Slogovno se pesnica teme smrti najpogosteje 
loteva z nekakšno pripovedno refleksijo, nekajkrat pa tudi znotraj prispodobe 
(tako v Utopljenih otrocih, Vseh svetih ter Divji peruniki in Zlati liliji). Tudi takrat 
ko govori o strahu pred smrtjo, lirski subjekt o smrti ne govori s strahom, 










Odnos do smrti je bil skozi zgodovino filozofije in literature različen pri vsakem 
avtorju, ki se je teme lotil. In ker gre za temo, ki je večna, se je je lotevalo 
nemalo piscev. Nekateri so na primer pri tem zanikali posmrtno življenje, 
medtem ko so drugi verjeli, da duša po smrti živi naprej, naj bo v nekem drugem 
življenju ali preprosto v drugem telesu. Bojevali so se s strahom pred smrtjo ali 
pa na drugi strani smrt pozdravljali kot staro prijateljico. V vsakem primeru in 
pri vseh je smrt neizogiben del življenja. 
Tako tudi pri Louise Glück. Njene pesmi se temi ne izogibajo, sprejemajo jo kot 
nujnost in prevprašujejo njeno moč. Živijo s smrtjo in se z njo soočajo skozi 
različne situacije. Čeprav smrt ni najpogostejša tema njenih pesmi, pa je 
vseeno v njih zastopana v precejšnji meri. Težko tudi ne bi bila, saj redkokateri 
veliki pesnik, kar Louise Glück nedvomno je, takšno temo spregleda. Glück se 
s smrtjo najpogosteje sooča skozi izgubo, ob tem pa ne pozabi na doživljanje 
tistih, ki so umrli osebi bili blizu. Govori tudi o strahu pred smrtjo, a vedno 
neustrašno. Na neki točki tako zapiše (Glück, Onkraj 23): 
 
Zdaj, po toliki samoti, 
me smrt ne plaši več, 
ne tvoja, tudi moja ne. 
In tista beseda, zadnjič, 
nima več moči nad mano. 
 
Temo pričujoče naloge lahko označimo za plodno. Ugotovili smo, kako Louise 
Glück v svoji pesmih tematizira smrt ter v kolikšni meri je ta tema v njenih 
pesmih zastopana. Lahko bi rekli, da Louise Glück s svojim pesnjenjem 
premaguje smrt, pozabo, ki neprenehoma grozi nekemu glasu. Kot zapiše 
Dintinjana, je za Glück značilno prepričanje, da poezija ostane, da je to morda 
način, kako preživeti lastno smrt (Dintinjana, Nočne 174). V naši končni misli 
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Za osnovno vodilo pričujoče diplomske naloge smo si zastavili vprašanje o tem, 
kakšne so podobe smrti v poeziji Louise Glück, natančneje v izboru in prevodu 
njene poezije, kot ga je leta 2011 opravila Veronika Dintinjana. Ugotovili smo, 
da od triinsedemdesetih pesmi v tem izboru o smrti govori devetindvajset pesmi, 
od tega pa smo jih za natančnejšo analizo izbrali devetnajst. Največ pesmi od 
teh, ki se dotikajo teme smrti, sedem, najdemo v zbirki Ararat (1990), v kateri 
je pesnica pisala o umiranju svojega očeta. Odnos lirskega subjekta do smrti je 
spravljiv, pesnica sicer piše o strahu pred smrtjo, a se smrti same ne boji, na 
nekem mestu jo celo poistoveti s svobodo. Lahko bi rekli tudi, da verjame v 
neumrljivost duše oziroma duha, posebej v neumrljivost pesniškega glasu, ki 
se bori s pozabo. O smrti Louise Glück najpogosteje piše skozi nekakšno 
pripovedno refleksijo, redkeje skozi prispodobe. Najpogostejši motiv, ki se 
navezuje na temo smrti, je izguba bližnjega, pogosto pa pesnica opisuje tudi 
spremembe tistih, ki so bližnjega izgubili. 
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